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Igor Strawinsky (1882 – 1971)
Sinfonie in C
Moderato – Tempo agitato senza troppo accelerare
Larghetto concertante – Doppio movimento Doppio valore
Allegretto – Meno mosso – Tempo I – Più mosso – Tempo I
Finale Largo – Tempo giusto – Largo
PAUSE
Antonín Dvořák (1841 – 1904)
Konzert für Violoncello und Orchester h-Moll op.104
Allegro
Adagio, ma non troppo
FINALE Allegro moderato
Maurice Ravel (1875 – 1937)
„Boléro“
(einsätzig) Tempo di Bolero moderato assai
5
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D mitri Kitajenko gehört zu den großen rus-sischen Dirigentenpersönlichkeiten unserer
Zeit. Er begann seine Laufbahn als Operndirigent
in Moskau und leitete fünfzehn Jahre lang die
Moskauer Philharmoniker. Geboren in Leningrad
(St. Petersburg), studierte er an den renommier-
ten Musikinstituten seiner Heimat (Glinka
Musikschule und Konservatorien in Leningrad
und Moskau). 1966 wechselte er an die Wiener
Musikakademie zu H. Swarowsky und K. Öster-
reicher. 1969 wurde er Preisträger beim ersten
Herbert-von-Karajan-Wettbewerb in Berlin. Kurz
darauf leitete er die legendäre „Carmen“-Insze-
nierung von Walter Felsenstein in Moskau und
entwickelte sich zu einem vielseitigen Operndiri-
genten, der als Gast wiederholt an große Häuser
in Europa eingeladen wird und auf den
Konzertpodien in aller Welt anerkannt ist. Mit 29
Jahren wurde er zum Chefdirigenten am Mos-
kauer Operntheater ernannt, war zwischen 1976
und 1990 Chefdirigent der Moskauer Philhar-
moniker, übernahm anschließend (bis 1996) als
Chefdirigent die künstlerische Leitung des Radio-
Sinfonieorchesters in Frankfurt und war zwischen
6
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1990 und 1998 auch Chefdirigent des Philhar-
monischen Orchesters Bergen (Norwegen). 1991
trat er ebenfalls die Chefdirigentenposition beim
Berner Sinfonieorchester an und hat diese Stelle
noch heute inne. 1999 wurde er Chefdirigent des
koreanischen Rundfunks.
Neben zahlreichen Aufnahmen in seiner alten
Heimat entstanden unter seiner Leitung viele
Einspielungen mit bedeutenden Orchestern bei
großen Schallplattenfirmen wie Teldec, BMG
Classics, Capriccio und Chandos. Besonders her-
vorzuheben sind hierbei Gesamteinspielungen
der Sinfonien Skrjabins, Rachmaninows, Proko-
fjews, Strawinskys, Rimski-Korsakows und Griegs.
Im Jahre 2002 begann er gemeinsam mit dem
Gürzenich Orchester Köln eine Aufnahmeserie
vorzubereiten, die zum 100. Geburtstag von Scho-
stakowitsch herauskommen wird und alle 15 Sin-
fonien enthalten soll.
Dmitri Kitajenko widmet sich stark dem musika-
lischen Nachwuchs. Als Dirigent beim Schleswig-
Holstein Musik Festival und beim Bayerischen
Rundfunk stellt er wiederholt seine pädagogi-
schen Fähigkeiten erfolgreich unter Beweis. 
7
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Alban Gerhardt hat sichseit seinen frühen Wett-
bewerbserfolgen als einer der
erfolgreichsten Cellisten seiner
Generation etablieren können.
Mit acht Jahren begann er,
Klavier und Violoncello zu
spielen, gewann mit beiden
Instrumenten während seiner
Ausbildung zahlreiche Preise
und absolvierte sein Studium
in Köln bei B. Pergamenschi-
kow und F. Helmerson. Schon
bald arbeitete er mit bedeu-
tenden Orchestern und Diri-
genten zusammen, wurde in
alle Welt auch als Kammer-
musikpartner eingeladen und
gastiert bei den wichtigsten
Festivals. Sein weitgefächertes
Repertoire reicht von Johann
Sebastian Bach bis zu Zeitge-
nossen wie György Ligeti.
Mehrere CDs sind erschienen, so die drei Cello-
sonaten von Brahms bei Harmonia Mundi (ECHO-
Preis 1998) und 1999 hochvirtuose spanische Zu-
gabenstücke bei EMI London. Seine Aufnahme
des Cellokonzertes von Dvořák mit dem BBC Phil-
harmonic Orchestra unter Neeme Järvi (erschienen
2002 bei BBC Music Magazine) gehört zu den
aufwühlendsten und spannungsreichsten Einspie-
lungen dieses berühmten Werkes. Neben zahlrei-
chen Rundfunkproduktionen weltweit sind auch
einige Fernsehaufnahmen entstanden, darunter
ein Künstlerportrait bei der ARD.
Seit seinem Debüt bei der Dresdner Philharmonie
unter Leitung von Marek Janowski im Jahre 2000
und einem weiteren Konzert 2002 (ebenfalls un-
ter Leitung von Marek Janowski) freuen wir uns,
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G anz im Sinne des Zyklus-Themas steht einSpitzenwerk von Antonín Dvořák im Zen-
trum des Programms.
Alban Gerhardt, ein hochgeschätzter Cellist, der
bereits zweimal mit der Dresdner Philharmonie
unter Leitung von Marek Janowski musizierte,
bringt Dvořáks Konzert in h-Moll mit. Es ist ein
Werk, das so recht den Klangzauber zu enthül-
len vermag, wie ihn nur wenige Komponisten zu
entfalten verstehen, ein Werk voller Expression,
ja Leidenschaft, voller Lyrik, aber auch mit viel
Virtuosität und einem nicht zu überhörenden
„böhmischen“ Tonfall. Nicht umsonst ist gerade
dieses Konzert sowohl bei Publikum als auch bei
Solisten äußerst beliebt. 
Dmitri Kitajenko, als Dirigent weltweit bekannt,
hält seit mehreren Jahren enge Verbindung zur
Dresdner Philharmonie. Er liebt musikalische
Kontraste und umgibt das beliebte Dvořák-Werk
mit Kompositionen ganz anderer Herkunft und
Stilistik.
In seiner Sinfonie in C hat sich Strawinsky, die-
ser geistreich-ironische Komponist, der immer für
irgendwelche Überraschungen gut war, dem Geist
der Klassik genähert und ein Werk voller Witz ge-
schaffen. 
Ravels „Boléro“ mit seinem berauschend-gleich-
mäßigen Rhythmus und einem von den Sitzen
reißenden Crescendo, das bis zum Orchester-
orgasmus führt, gilt als populärstes Werk des
Komponisten. Was an Effekten aus der schier un-
endlich erscheinenden Klangmasse geholt ist,
kann mit Worten nur unzulänglich angedeutet
werden: freuen wir uns auf eine erstklassige
Wiedergabe!









Ohne Zweifel gehört Igor Strawinsky zu dennamhaftesten Komponisten unseres Jahr-
hunderts. Kaum ein anderer Autor – Arnold
Schönberg ausgenommen – hat so starken Einfluß
auf unsere Zeit genommen wie er. Aber die Wir-
kung von beiden ist grundverschieden. Der Russe
befruchtete ganz unbewußt zahlreiche Kompo-
nisten, die sich von seinen Klängen, seiner Disso-
nanzenbehandlung, seinen Formversuchen und
seinen Erneuerungen auf dem Gebiet der Instru-
mentation angezogen fühlten. Der Wiener „Neu-
töner“ aber gründete eine regelrechte „Schule“,
um seine Lehre von den „zwölf nur aufeinander
bezogenen Tönen“ in die Welt zu tragen. Und
daß Strawinsky ein so ganz anderer Menschen-
und Künstlertyp war als Schönberg, zeigt auch
sein unkonventioneller Umgang mit der eigenen
Kunstausübung. Er probierte ständig neue
Kompositionstechniken und bewegte sich immer-
Der Komponist
als Dirigent (1958) 
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fort in neuen Stilformen und experimentierte
ebenso mit dem Jazz und mit der Dodekaphonik
(Zwölf-Ton-Musik) wie er den italienischen
Belcanto verwendete oder in die Klassik der
Haydnschen Sinfonik abtauchte. 
So ist sein umfangreiches, vielfältiges, ja viel-
schichtiges und stilistisch sehr widersprüchliches
Lebenswerk nicht auf einen Blick erfaßbar oder
gar unter einem gemeinsamen Aspekt zu erfas-
sen. Auch sind seine, mitunter sich widerspre-
chenden ästhetischen Anschauungen nicht immer
nachvollziehbar. Und doch können seine einzel-
nen Schöpfungen – gleichzeitig sowohl histori-
sierende als auch zukunftsweisende – als einzig-
artige, formvollendete, in sich geschlossene
Meisterwerke angesehen werden. 
In all seinen Kompositionen scheinen gewisse vi-
suelle Anregungen, Eindrücke und Formvor-
stellungen eine äußerst gewichtige Rolle gespielt
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zu haben. Strawinsky verstand seine eigene Musik
als etwas Körperhaft-Begreifbares, die in einem
Bewegungsspiel mündet und als eine schlichte
Aufeinanderfolge von Spannung und Entspan-
nung zu verstehen ist. Seine Musik ist das Pro-
dukt einer kunstvollen Stilisierung, sie ist bildhaft
und tänzerisch, auch wenn er selbst einst mein-
te, seine Musik sei „unfähig, irgend etwas auszu-
drücken“. Und so ist es wohl kaum ein Wunder,
daß gerade sein kompositorischer Weltruhm mit
Ballettmusik begann, mit „L’oiseau de feu“ (Der
Feuervogel, 1910) und „Petruschka“ (1911), also
mit der Charakterisierung von Personen oder Si-
tuationen in bewegten Bildern, einem Schema,
dem er zeitlebens folgte, teilweise auch in seinen
Sinfonien und Konzerten, sogar in seiner Kam-
mermusik.
In anderen Gattungen als denen, die zur Bühne
(oder Film) gehören, in seinen Sinfonien z. B.,
wurde es allerdings besonders schwierig, Ge-
schichten zu erzählen, denn dort zählt die reine
Musik weitaus mehr. Aber auch dies hat Stra-
winsky meisterhaft beherrscht. Drei Sinfonien im
engeren Sinne des Wortes hat er geschrieben, ei-
ne erste bereits zwischen 1905 und 1907 noch als
Schüler von Rimski-Korsakow, also vor seinen er-
sten Balletterfolgen. Seine beiden anderen Sinfo-
nien gehören zu den Werken des reifen Kompo-
nisten und in die Zeit zwischen 1938 und 1945.
Wie alle Komponisten des 20. Jahrhunderts hat-
te auch Strawinsky ein grundsätzliches Problem
zu lösen. Er mußte, um dem Anspruch der sinfo-
nischen Großform zu genügen, das klassische So-
natensatz-Modell, welches höchst artifiziell auf
thematischer Arbeit und harmonischer Spannung
aufgebaut ist, zu erfüllen suchen. Wir wissen, wie
sehr sich bereits Brahms – immer den „Riesen“
Beethoven im Rücken – damit herumgequält hat-
te, aber doch zu einem erstaunlichen Ergebnis
gelangte. Nun waren seither viele Jahre vergan-
gen und ein völlig neues Musikverständnis ent-
12
 Progr/6.ZK_7./8.2.04  27.01.2004  15:16 Uhr  Seite 12    (Schwarz
standen. Was also wollte und konnte Strawinsky
damit anfangen? Es mag ihn wirklich sehr gereizt
haben, nicht nur als Schüler, sondern eben auch
sehr viel später. Und so entstand seine Sinfonie
in C, also seine „Zweite“, die er aber niemals
selbst als solche zählte, in den Jahren seiner end-
gültigen Verabschiedung aus Europa.
Seine erste „klassische“ Sinfonie kann vielleicht
noch als Formübung betrachtet werden, auch
wenn bereits gewisse Züge des späteren Meisters
hervorblitzen. Die C-Dur-Sinfonie aber ist von ei-
nem ganz anderen Kaliber, zumal sie komponiert
worden ist „zu Ehren Gottes und dem Chicago
Symphony Orchestra zugeeignet“. Dennoch trägt
sie janusköpfige Züge. Die ersten beiden Sätze
entstanden noch in Europa und bilden die zen-
trale Auseinandersetzung mit Form und Geist der
Wiener Klassik. Die beiden folgenden Sätze, kom-
poniert bereits in Amerika, nehmen dagegen den
etwas grellen Tonfall der amerikanischen Lebens-
welt an, vor allem die stilisierte Tanzsuite des
3. Satzes mit ihren realistischen Zwischenfan-
faren, die wohl am ehesten als Großstadtlärm zu
interpretieren sind. Und doch ist dieses Werk eher
als Fingerübung eines komponierenden Virtuo-
sen, der die gesamte musikalische Palette seiner
Zeit beherrschte wie kein anderer Komponist, als
eine ernsthafte Auseinandersetzung mit der klas-
sischen Sinfonie zu betrachten. Es sind zwar im-
mer wieder Ansätze vorhanden, es mit den alten
Regeln aufzunehmen, doch ebenso oft bricht der
eigene Spieltrieb durch. Man wird als Hörer gern
verzeihen und fröhlich darüber hinwegsehen, daß
Musik nicht nur aus festen Formen besteht, son-
dern Freude bereiten soll, zu zaubern vermag und
eine eigene Welt entstehen läßt. 
Strawinsky hat dieses Metier beherrscht wie kaum
jemand und hat uns ein Werk hinterlassen mit ei-
ner Musik voller Esprit und Charme, eine witzige
Unterhaltungsmusik, die man gern wahrnimmt,
auch wenn jede Szene fehlt.
Aufführungsdauer:
ca. 28 Minuten
Strawinsky, seit 1920 in





Frau und seiner älte-
sten Tochter ganz in





































tory of Music (New
York)
1893







Antonín Dvořák war längst ein angesehenerKomponist, auch im Ausland bekannt, als er
1892 auf Wunsch der Pianistin Jeanette Thurber,
Präsidentin des New Yorker Conservatory of
Music, in die „Neue Welt“ kam, mit dem
Angebot, Direktor dieser Einrichtung zu werden.
Mag es auch auf den ersten Blick überraschend
erscheinen, daß die Wahl ausgerechnet auf den
Prager Komponisten fiel, werden die Beweg-
gründe aber rasch klar. Einerseits hatte er als
Dirigent in Europa einen guten Namen und war
dadurch auch in Amerika bekannt geworden, an-
dererseits ist zu vermuten, daß ein gewisser
Hintergedanke, gerade seine Person betreffend,
durchaus von übergeordnetem Interesse gewesen
sein dürfte.
Schon 1886 hatte Jeanette Thurber die Absicht
geäußert, Amerikas Abhängigkeit von fremder
Kunst zu lösen und den Gedanken entwickelt,
daß mit der Nationalisierung der amerikanischen
Kunst auch eine eigenständige Kunstmusik ent-
stehen könne. Und gerade Dvořák hatte in den
Augen der Amerikaner seinem kleinen Land ei-
nen nationalen Ton gebracht. Warum also sollte
er nicht auch in dem großen Amerika etwas fin-
den, womit man sich dort identifizieren könnte?
Der Komponist nahm seine Aufgabe ernst und
begann, sich nach beziehungsreichem musikali-
schen Material umzusehen. Vor allem hatten es
ihm bald schon die Gesänge und Tänze der
Farbigen und Indianer angetan. Natürlich stieß er
nicht überall auf Gegenliebe, denn die rassistisch
orientierten USA glaubten, daß amerikanisch nur
solche Musik sein könne, „die von der jugendli-
chen, optimistischen Vitalität und der unbe-
zähmbaren Kühnheit des Geistes erfüllt ist, die
den amerikanischen Menschen erfüllt“ und es
nicht von gutem Geschmack zeuge, musikalische
„Ideen aus den Plantagenliedern zu schöpfen.“
Dvořák ließ sich nicht beirren und komponierte
in der ersten Jahreshälfte 1893 die Sinfonie e-
Moll op. 95, seine neunte, mit dem Titel „Aus der
Ein durch und durch
„tschechischer“ Komponist,








 Progr/6.ZK_7./8.2.04  27.01.2004  15:16 Uhr  Seite 15    (Schwarz
Neuen Welt“. Tatsächlich ließ er mit diesem sin-
fonischen Gruß aus der Neuen Welt eine seiner
besten und zugleich typisch tschechischen
Schöpfungen in die ganze Welt hinausgehen, ein
Werk, das seither zu den volkstümlichsten und
beliebtesten des sinfonischen Repertoires gehört. 
Zu dieser Zeit hatte er die Niagara-Fälle besucht,
war tief beeindruckt von solcher Naturschönheit
und soll spontan geäußert haben: „Herrschaften,
das wird eine Sinfonie in h-Moll!“. Tatsächlich
finden sich in seinen Skizzenbüchern Notizen zu
einer solchen Sinfonie. Doch geschrieben hat er
sie nie. Die Tonart und der zeitliche Zusammen-
hang aber lassen vermuten, daß solches Material
für ein anderes Werk benutzt wurde, um das ihn
ein Freund, der Cellist Hanuš Wihan, gebeten hat-
te: für das Violoncellokonzert h-Moll op.104.
Merkwürdig indes ist nur, daß Dvořák eigentlich
niemals ein solches Konzert schreiben wollte, da
er selbst das Cello für kein Soloinstrument hielt,
sondern für „ein Stück Holz, das unten brummt
und oben schreit“. Doch das Ergebnis strafte sein
Vorurteil Lügen, wie sich nur allzu bald heraus-
stellen sollte. 
Das Werk entstand als letztes seiner amerikani-
schen Kompositionen in nur vier Monaten, zwi-
schen November 1894 und Februar 1895.
Nachdem er im April 1895 ganz in seine tsche-
chische Heimat zurückgekehrt war, überarbeitete
er allerdings den Schluß des letzten Satzes. Das
hatte Ursachen, weniger künstlerische als ganz
persönlich menschliche. Seit seiner Jugend näm-
lich hatte ihn eine herzliche Freundschaft mit sei-
ner Schwägerin Josefine Kounic verbunden. Einst
wollte er sie sogar heiraten, wurde aber ent-
täuscht und ehelichte dann deren Schwester. In
Amerika, während der Arbeit am Cellokonzert, er-
reichte ihn die Nachricht von einer schweren
Erkrankung seiner Schwägerin. Er wollte ihr im
langsamen Satz einen kompositorischen Gedenk-
stein setzen und brachte ein eigenes Liedzitat
ein, eine Melodie aus den „Vier Liedern“ op. 82,
Wie sehr seine Berufung






ten große Dinge von
mir, vor allem soll ich
ihnen den Weg ins
gelobte Land und in
das Reich der neuen,
selbständigen Kunst
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die sie sehr liebte („Laß mich allein“). Im Mai 1895
starb seine Jugendliebe. Dvořák verwarf den ur-
sprünglichen Schluß seines Konzertes und schrieb
ihn neu. Jetzt zitierte er nochmals Bruchstücke je-
ner Liedmelodie als Hommage. Darüber hinaus
aber verfügte er, daß er keinerlei Änderungen, we-
der durch den Verleger Simrock noch durch Soli-
sten, die ihre selbstgefertigten Solokadenzen ein-
bauen wollten, zulassen würde. Sogar seinem
Freunde Wihan, dem Widmungsträger seines Wer-
kes, untersagte er, ein eigene Kadenz einzufügen,
denn er wollte sichergehen, daß sein Wille respek-
tiert würde und kein fremder Eingriff seine Kon-
zeption verändere. Wihan aber – verschnupft dar-
über – spielte denn auch die Uraufführung nicht.
Die Uraufführung fand am 19. März 1896 in Lon-
don unter Leitung des Komponisten und mit dem





wie ein Hauch – mit
Reminiszenzen an den
ersten und den zweiten
Satz, das Solo klingt
bis zum pp aus – dann
ein Anschwellen – und
die letzten Takte über-
nimmt das Orchester
und schließt in stürmi-
schem Ton. Das war so
meine Idee, und von
der kann ich nicht
ablassen.“ Nur ein ein-
ziges Mal musizierten
Wihan und Dvořák das
Konzert gemeinsam,
1899 in Budapest.
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Siegeszug durch die Konzertsäle
der  Welt für ein Solokonzert
„wider Willen“ für ein Instrument,
das „unten brummt und oben schreit“
Es ist ein durch und durch tschechisches Werk
geworden, jedenfalls nicht so „amerikanisch“
durchsetzt wie seine „Neunte“, oder anders, es
entstand ein Werk im ausgereiften Dvořákschen
Idiom, in seiner hoch artifiziellen, sehr persönli-
chen musikalischen Ausdrucksweise. Heimweh ist
zu spüren nach seinem Land und seinen Leuten,
nach seiner Familie, nach „seinen“ Liedern. Der
schöpferische Geist erhebt sich zu gewaltigen,
mitreißenden Melodiebögen. Der konzertierende
Virtuose steht nicht einem begleitenden
Orchester gegenüber, dem nur dann thematisch
gebundene Einwürfe gestattet sind, wenn der
Solist gelegentlich verschnaufen muß, sondern
hier bleibt das Cello in das große sinfonische
Geschehen eingebunden, auch wenn es natürlich
hervorzutreten hat. Es ist aber nicht der Akrobat,
der Selbstdarsteller, dem alles andere unterge-
ordnet wird. Durch solchermaßen ausgewogene
Balance ist dieses Konzert zu einer Sinfonie ge-
reift, dem sich ein konzertierendes Violoncello
einpaßt, das jedoch niemals gegen eine auf-
trumpfende Klangmasse zu kämpfen hat und so-
mit klanglich immer im Zentrum verbleibt. Und
so muß der Solist all das zeigen, was er kann, darf
sowohl ausdrucksvolle Kantilenen spielen als sich
in spieltechnisch höchst anspruchsvollen Pas-
sagen ergehen, nie jedoch aus Selbstzweck, son-
dern immer in feintarierter Partnerschaft mit dem
Orchester. So ist gerade diese Cellokonzert zum
bedeutendsten seiner Gattung im 19. Jahrhun-
dert geworden. Sämtliche virtuose Techniken er-
klären sich bei aller Grandezza der Anlage aus ei-
nem zwingenden motivischen Zusammenhang.







Cellos, allzumal in der
tiefen, baritonalen
Lage, so auszunutzen,




wie die Violine, könig-
lich über dem Orchester
schweben noch wie ein
donnernder Konzertflü-
gel gegen einen massi-
ven Klang ankämpfen.
Einzelne Instrumente –
z. B. Flöte, Horn, Klari-
nette – führen ihrer-
seits Dialoge mit dem
Solocello. Einerseits









keiten, weit ihre Aus-
drucksbreite. Dvořák
nutzt sie und läßt
ihnen weiten Raum.
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Violoncellokonzert h-Moll
Zur Musik
Eine verhältnismäßig große Orchestereinleitung
stellt zwei Hauptthemen vor, ein heroisches, das
sich aus verhaltener Spannung zu kraftvoller Dra-
matik steigert, und ein lyrisch-zartes, weich vom
Horn vorgetragen. Beide Gedanken übernimmt
der Solist, läßt sie einesteils kühn erblühen, ande-
renteils ausdrucksstark und innig klingen.
Der langsame Satz gehört zu den schönsten kan-
tablen Eingebungen Dvořáks, ein erhabener inni-
ger Gesang. Die Klarinette stimmt ein weiches, ge-
sangvolles Thema an, weitergesponnen vom
Solocello. Der Mittelteil wirkt leidenschaftlich-er-
regt, etwas pathetisch, mündet dann aber in eine
schwärmerische Weise, eine Paraphrase über das
Lied „Laß mich allein! Verscheuch den Frieden
nicht in meiner Brust mit euren lauten Worten ...“
Das Finale scheint von Freude, anfangs wehmuts-
voll, über die bevorstehende Heimkehr in die
Heimat erfüllt zu sein. Als Initialgedanke begeg-
net uns ein marschartiges Thema, erst im Orche-
ster, danach im Solocello. Immer wieder tauchen
heimatlich angehauchte Motive auf, dynamische
Kontraste, pathetische und melancholische Episo-
den. Ein Zwiegesang (Violoncello und Solovioline)
von berückender Schönheit hebt sich heraus. An
Stelle einer konventionellen Kadenz folgt ein zar-
ter, wehmütiger Epilog mit Zitaten einzelner The-
men: das Hauptthema des 1. Satzes erscheint, da-
rauf das Lied aus dem 2. Satz, Nachruf für seine
geliebte Schwägerin. Wollte der Komponist ein
träumerisches Bild der in nebelhafter Ferne liegen-
den Heimat malen? Doch dann reißt der Solist das
Werk in eine kurze Stretta hinein, jubelnder Ab-
schluß, in dem die Posaunen in feierlicher Erwei-
terung, mit heiterem Nachwort der Trompeten,
















N eben Claude Debussy (1862 – 1918), dem esgelungen war, Licht und Luft in die Musik
hineinzulassen und der die Musik als sinnliche
Klang- und Farbkunst auffaßte, beherrschte ein
zweiter Name die französische Musik in den er-
sten Jahrzehnten des 20. Jahrhunderts: Maurice
Ravel. Heute werden beide Komponisten in einem
Atem genannt. In der Tat lassen sich Parallelen
finden, so z. B. die harmonische Palette von be-
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fachste melodische Floskeln zu blühenden Orna-
menten zu verbinden und überreich zu instrumen-
tieren, einen Klangzauber zu entfalten, zu illumi-
nieren. Und doch liegen Welten zwischen beiden,
individuell-charakterliche natürlich, künstlerisch-
ästhetische aber doch ganz offenkundig auch,
obwohl Debussy den 13 Jahre jüngeren Ravel an-
fangs nachhaltig beeindruckt, zeitweilig sogar
beeinflußt hatte. Immerhin stellte Debussys
„Prélude à l’Après-midi d’un faune“ (Vorspiel zum
Nachmittag eines Faun) Weichen für viele Kom-
ponisten, so auch für Ravel, damals Student am
Conservatoire. Ravel hatte dieses Werk später
(1912) sogar auf das Klavier übertragen und ein-
gestanden, er wüßte erst, seitdem er so etwas
gehört hatte, was Musik sei. Doch beide Künstler
waren von sehr unterschiedlichem Temperament,
wollten ähnliches und gingen doch verschiedene
Wege. Ravel seinerseits löste sich innerlich schon
sehr bald von Debussys „Impressionen“. Er war
mehr um Versachlichung und Vereinfachung sei-
ner, mehr und mehr asketisch werdenden Ton-
sprache bemüht, um klare melodische Linienfüh-
rung, straffere Rhythmik. Und – ganz wesentlich
– Ravel dachte und komponierte als Pianist, also
vom Klavier her – seltsam genug für einen Mei-
ster der Orchestration, der er werden sollte – und
übertrug sogar mehrfach eigene (und auch frem-
de Klavierwerke, so auch von Debussy) in die
Klangfülle einer Partitur. Debussy hingegen kom-
ponierte orchestral und war dennoch ein Meister
des Klaviers. Trotzdem schufen beide – jeder in
seiner Weise – höchst poetische Stimmungen,
Schwingungen, Farben, Klänge von unvergleich-
lichem Reiz. Ravels oft bestechend glutvolle
Farben hindern nicht, daß seine Kompositionen
oft mehr zeichnerisch als malerisch wirken;
Konturen und Formen treten hervor, oftmals
schärfer in den Vordergrund als die differenzier-
ten Schwingungen des Ausdrucks, die sich eher
zu verbergen scheinen. Die Kraft des Pianissimo




























an der er starb
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Ravel wichtige Aspekte in seinem Schaffen, und
dem setzte er orgiastisch anmutende Klangkom-
binationen entgegen, die bis zur Ekstase führen
konnten. Seine Harmonik, so ganz anders als die
Debussys, obwohl auch völlig unkonventionell,
aber weniger dazu bestimmt, Farbwerte zu erzeu-
gen, ist eine eigentümliche Mischung von Kühle
und Sinnlichkeit. Sie zeigt ungewöhnliche Ak-
kordkonstruktionen und Spannungsklänge ohne
Auflösung, die zu Klangverschärfungen führen
und versteckte Aggressionen aufbrechen lassen,
denen wiederum süßlich-weiche Einfärbungen
gegenübergestellt werden. So ist seine Harmonik
wahrhaftig als kühn zu bezeichnen, obgleich sie
völlig in tonalen Bahnen verläuft. Die Virtuosität,
keineswegs vordergründige Manier oder gar
Selbstzweck, galt ihm lediglich als Ausdrucks-
mittel. Der Rhythmus aber war für ihn Triebkraft
und der Tanz Verschmelzung aus Sinnlichkeit,
Bewegung und Musik. Sein besonders ausgepräg-
tes Formbewußtsein entwickelte er beständig wei-
ter und errang gerade darin höchste Meisterschaft
ebenso durch sein außerordentliches Gespür für
klangkoloristische Feinheiten. Der vitalen Folklore
besonders Spaniens war er eng verbunden (nicht
nur im „Boléro“), empfing aber auch Anregungen
aus der Musik altfranzösischer Meister, z. B. bei
Couperin oder Rameau. Mit Freude studierte er
die neueren russischen Meister (Mussorgski,
Rimski-Korsakow) mit ihren kraftvoll-nationalen
Intonationen ebenso, wie er sich Anregungen aus
der fernöstlichen Musik holte. Vieles lernte er auf
direktem Wege von seinen Vorgängern (und
Lehrern) oder seinen künstlerischen Wegbe-
gleitern, verdankte z. B. dem halb verrückten, halb
prophetischen Genie Eric Satie (1866 – 1925) vie-
le Anregungen. Er kokettierte ein Leben lang mit
vielen modischen Trends und Einflüssen, um alles
in eine absolut eigene, völlig selbständige Ton-
sprache zu übersetzen. Man kann Ravels Musik
nicht anmerken, wie sehr sie berechnet, gebaut
und plaziert ist, wie das Unbeschwert-Charmante,
22
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Zauberhaft-Leichte, Graziös-Spielerische artisti-
sche Leistungen sind. „Wir sollten uns immer dar-
an erinnern, daß Sensibilität und Gefühl den wirk-
lichen Inhalt eines Kunstwerkes ausmachen“,
meinte Ravel. Seine Sensibilität war die eines
Perfektionisten und sein Gefühl weniger emotio-
naler Überschwang als mehr einer vornehmen und
gebändigten Zurückhaltung entsprungen. Und
doch steckt viel Sinnlichkeit in seiner Musik, mag
sie auch noch so konstruiert, noch so „künstlich“
geschaffen, also nicht von ihm selbst empfunden
sein. Seine Musik sollte ja gerade bezaubern. So
gesehen, ist Ravel als Magier, als Verzauberer zu
begreifen, als einer, der Kunst und Künstlichkeit
gleichsetzt, der die Welt nicht erkennen und ab-
bilden will, wie viele andere Künstler, sondern sie
tausendfach spiegelt, sie bricht und sie wie durch
ein Prisma anschaut oder sie im Kaleidoskop ge-
fangenhält. Musik ist für ihn nicht Teil des Lebens,
sondern eine Scheinwelt, ein künstlicher Garten in
magischer Umwallung, eine zweite, jedenfalls an-
dere Welt. Und sie ist auch eine luxuriöse Unter-
haltung, ein exquisites Spiel, ein Spiel mit geist-
vollem Inhalt, mit Formen, Floskeln, Vehikeln,
eben künstlich. 
Ravels Boléro gilt heute als eine der beliebtesten
Kompositionen überhaupt, ist mehrfach für diver-
se Instrumente bearbeitet, unzählige Male aufge-
führt und immer wieder auf Tonträgern aufge-
nommen worden, geradezu ein Phänomen für ein
Musikwerk des 20. Jahrhunderts und letztendlich
ein wirklicher „Orchesterreißer“.
„Ich habe nur ein einziges Meisterwerk kompo-
niert – den Boléro. Leider völlig ohne Musik“ –
behauptete Ravel über dieses – im guten Sinne –
wahrhaft populäre Werk und betonte bereits vor
der Uraufführung, besorgt vor einer möglichen
„Blamage“, daß es sich um ein Experiment han-
deln würde in einer sehr speziellen Richtung, und
man solle nicht meinen, daß es auf etwas ande-









in der Melodie und der
Harmonik wie in sei-




lung bringt hier das
orchestrale Crescendo.“
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Unzählige Male aufgeführt
und bearbeitet für verschiedenste
Instrumente – ein „Orchesterreißer“
des 20. Jahrhunderts
Zwei „echte“ Bolero-Weisen werden in immer
neuer instrumentaler Beleuchtung zu einem bis
zum vorletzten Takt konstanten Rhythmus der
kleinen Trommel (und einer kontinuierlich hinzu-
tretenden Verstärkung der Rhythmusinstrumente)
abwechselnd permanent wiederholt, und selbst
das harmonische Gerüst – die einfachst-denkba-
re Spannung aus Tonika und Dominante – wird
beibehalten. Ravels Experiment war schlicht das
einer Instrumentationsstudie vorgegebener The-
men, allerdings wahrhaft meisterlich instrumen-
tiert mit einem sich allmählich aufbauenden Cre-
scendo, dem man sich nicht entziehen kann und
das einen zwanghaft elektrisiert. Hinzu kommt
ein anderes, raffiniert eingesetztes Element aus
den vielgestaltigen Möglichkeiten des komposi-
torischen Handwerks: parallelgeführte Instrumen-
tations- und Tonarten-Mixturen (nach alter Regel
absoluter Verstoß gegen die „reine“ Satzkunst!).
Das daraus entstandene Kolorit mache diese
Musik interessant – so charakterisierte der Musik-
kritiker und fundierte Kenner neuzeitlicher Musik
Hans Heinz Stuckenschmidt –, zu verstehen als
„das Wachsen und Schwellen des Farbenauftrags,
die Spannung, die sich im Orchestertimbre und in
der Dynamik anhäuft, die Nuance der parallel
laufenden Tonarten.“
Uraufführung:
22. November 1928 mit
der Ballettcompagnie
Ida Rubinsteins an der
Opéra Paris.
Erste Konzertaufführung:
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Boléro
Zur Musik
Über einem ostinaten zweitaktigen „Boléro“-
Rhythmus und einer in Vierteln voranschreiten-
den Einfachst-Baß-Formel entfalten sich zwei
sechszehntaktige Melodieabschnitte nach dem
Schema AABB. Von Beginn des Stückes an wech-
selt die Melodie (später auch der „Boléro“-
Rhythmus) mit jedem neuen Abschnitt ihre
Klangfarbe. Zunächst wird sie von verschiedenen
Holzbläsern, vom achten Abschnitt an in immer
größeren Mixturen vorgetragen, wobei mit Aus-
nahme der tiefsten Instrumente jedes Instrument
des umfangreichen Orchesterapparats mindestens
einmal für die Melodieführung verwendet wird.
328 Takte lang, bis das riesige Orchestercrescendo
seinen Höhepunkt erreicht, wird dieses variative
Prinzip beibehalten, dann „springt“ der Satz un-
versehens aus seiner Grundtonart C-Dur und mo-
duliert nach E-Dur, wie ein Eisenbahnzug, der in-
folge zu schneller Fahrt entgleist. ... Ravel, im
weißen Kittel eines Ingenieurs, dem die Kontrolle
über seinen Apparat zu entgleiten droht, zieht















Giuseppe Verdi (1813 – 1901)
ME S S A DA RE Q U I E M











Mitglieder des Leipziger Opernchores





Freitag, 13. 2. 2004
19.30 Uhr
A1, Restkarten





George Onslow (1784 – 1853)
Nonett für Violine, Viola, Violoncello, Kontrabaß,
Flöte, Oboe, Klarinette, Fagott und Horn op. 77
Benjamin Britten (1913 – 1976)
Sinfonietta für Flöte, Oboe, Klarinette, Fagott,
Horn und Streichquintett op.1
Louise Farrenc (1804 – 1875)
Nonett für Flöte, Oboe, Klarinette, Horn,
Fagott, Violine, Viola, Violoncello und









B U C H E N , B E V O R E S Z U S P Ä T I S T !
Konzerte mit Marek Janowski 2004:
06. /07. 3. 7. Zyklus-Konzert: Szymanowski, Dvořák, Hindemith („Weber-
Metamorphosen“)
13. /14. 3. 6. Außerordentliches Konzert: Poulenc (Stabat mater), Schumann
29. /30. 5. 8. Philharmonisches Konzert: Debussy, Chausson,
Franck (d-Moll-Sinfonie)
SONDERANGEBOT:
Für mindestens 2 Janowski-Konzert-Buchungen 2004 –
zusätzlich zum eigenen Anrecht – gelten die Rabatt-Preise 20 /18/16/13/11 2
(statt der Kassenpreise 26/24/22/18/15 2) pro Konzert.
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27
Antonín Dvořák (1841 – 1904)
„Othello“ op. 93 aus dem Ouvertüren-Zyklus
„Natur, Leben, Liebe“
Karol Szymanowski (1882 – 1937)
Konzert für Violine und Orchester Nr.1 op. 35
Antonín Dvořák
„Die Waldtaube“ – Sinfonische Dichtung op.110
Paul Hindemith (1895 – 1963)
Sinfonische Metamorphosen über Themen von






Sonnabend, 6. 3. 2004
19.30 Uhr
B, Freiverkauf
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SONDERKONZERT IM RAHMEN
DER DRESDNER MUSIKFESTSP IELE
PHILHARMONIKER – ANDERS , 3. Abend
28
Vorankündigungen
K O N Z E R T E R E I G N I S S E Z U M V O R M E R K E N !
KU R T MA S U R D I R I G I E R T
Siegfried Matthus (geb. 1934)
„Der Wald” – Konzert für Pauken
und Orchester
ZUM 70. GEBURTSTAG DES KOMPONISTEN
Alban Berg (1885 – 1935)
Konzert für Violine und Orchester
Antonín Dvořák (1841 – 1904)
Sinfonie Nr. 9 e-Moll op. 95








Sonntag, 23. 5. 2004
19.30 Uhr, Freiverkauf
auch im 8. Außerordent-
lichen Konzert








im Kulturpalast, 2. OG
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Ton- und Bildaufnahmen während des Konzertes 
sind aus urheberrechtlichen Gründen nicht gestattet.
Programmblätter der Dresdner Philharmonie 
Spielzeit 2003/2004
Intendant: Dr. Olivier von Winterstein
Erster Gastdirigent: Rafael Frühbeck de Burgos 
Ehrendirigent: Prof. Kurt Masur
Text und Redaktion: Klaus Burmeister; Autor des
Beitrags „Boléro – Zur Musik“ ist Attila Csampai, ent-
nommen dem Wunderlich-Konzertführer S.762, leicht
gekürzt.
Foto-Nachweis: Dmitri Kitajenko: Frank Höhler,
Dresden; Alban Gerhardt: privat (©Fadil Berisha)
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Blumenschmuck und Pflanzendekoration zum












10 – 19 Uhr; an Konzert-
wochenenden auch
Sonnabend 10 – 14 Uhr
Telefon
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